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L'hérolne-protagoniste des romans feuilletons est définie par la dose de 
souffrance subie jusqu'au triomphe final de la vertu et de la justice. Rien 
d'étonnant, si l'on pense a la triste destinée féminine au XIXeme siecle: aux 
filles de bonne famille ruinée, le couvent; a celles fortunées, le mariage 
arrangé par les parents, de fa~on a, sinon augmenter, au moins conserver la 
fortune; aux pauvres, le travail dans des conditions misérables ou la 
prostitution. Et aux originales qui auraient la velléité de vivre des aventures, 
la mort -Emma Bovary étant en quelque sorte leur patronne. Si l'on ajoute 
que le roman feuilleton, bourgeois par excellence, est conservateur, meme 
quand il dénonce les injustices sociales, on ne peut s'attendre a rien d'autre 
qu'a une morale sévere, qui punit tout écart. L'oisivité est mere de tous les 
vices, et le plaisir pour le plaisir, dans une societé déja capitaliste, ne gérant 
aucun produit, est impensable. Il faut rappeler que le devoir conjugal, pour 
une fernrne vertueuse, ne sera jamais associé au plaisir ... 
Comme le signale Charles Grivel, la souffrance en soi ne suffit pas: elle 
doit etre immeritée et spectaculaire, dans l'ordre -plus elle sera injuste, plus 
elle sera énorme et fera pleurer les lectrices- destinataires officielles des 
romans. (Les hommes, sérieux par definition, n'ayant pas de temps a perdre 
avec ces frivolités). D'ou le vaste cortege d'orphelines jetées a leur triste sort, 
d' enfants abandonnées a la recherche du pere perdu, de veuves ruinées 
obligées d'accomplir de travaux humiliants -car la fonction de démarrage 
du récit de malheurs est, comme pour le conte merveilleux, l' expulsion de la 
famille. Obligées de vivre dans un monde pour lequel elles n' ont pas été 
préparées, les hérolnes commencent leur chemin de croix de souffrances, 
physiques et morales. 
Les prostituées et les femmes fatales -qui ne sont nécessairement pas 
antagonistes des victimes protagonistes- souffriront encore plus, pour 
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expier leurs fautes et atteindre a la purification avant la mort -comme de 
reste, tous les méchants. De Marguerite Gauthier a Nana, car la regle ne 
s'applique pas seulement aux romans dits populaires. 
Le roman feuilleton est déja assez étudié, et ce qui m'intéresse ici -sujet 
de nos reflexions- c'est plutot sa destinée médiatique. Au Brésil, dans un 
XIX eme siecle dominé par 1 'Empire, et qui ne yerra la République qu' en 
1889, un an apres l'abolition oficielle, mais non réelle, de l'esclavage, nous 
ne pouvons pas parler de classes sociales. Les feuilletons fran~ais sont 
traduits immédiatement et lus par ceux qui, tout simplement, ont acces a la 
lecture: tres peu. Au début du XXeme siecle, avec l'immigration italienne et 
allemande et les premieres industries, on aura enfin un panorama proche de 
celui de la France au XIXeme. Les feuilletons, traduits, continuent d' etre 
publiés dans des revues. 
Ce sera avec l'expansion de la radio, aux années 40, qu'ils subiront leur 
premiere transformation médiatique. Le feuilleton radiophonique connaí'tra 
un succes foudroyant: dans tout le pays, d'anxieuses auditrices suivront les 
peines de la malheureuse Marie Hélene, a qui on a ravi son unique enfant 
-batard, bien sur, fruit d'un amour d'autant plus interdit qu'il réunissait 
deux jeunes socialement opposés. Il s'agit de Le droit de naftre, du Cubain 
Felix Cagnet, devenu une manie nationale, pendant de long s mois, a la raison 
d'un épisode par jour. 
Les hérolnes continuent a souffrir, les rOles féminins n'ont pas changé: la 
victime innocente, la méchante, les domestiques devouées (c' est le cas de 
Maman Dolores, vieille ex-esclave qui a élevé le bátard ci- des sus comme 
une vraie mere, et qui connaí't le secret de sa naissance. Il va sans dire qu' elle 
ne peut le lui révéler). Il faudra attendre l'arrivée de la télévision pour que le 
feuilleton radiophonique soit, a son tour, transformé. 
Entre les deux, le cinéma muet ira, lui aussi, exploiter les séries en 
épisodes -Les périls de Pauline pouvant etre considéré comme un modele 
du genre. Invariablement, chaque épisode finissait par une situation de danger 
mortel: la jeune fille, ligotée sur des rails, voit le train qui avance sur elle, a 
quelques centimetres déja... Personnellement, j'ai des souvenirs d'enfance de 
cinémas au centre de Rio, qui ne donnaient que des court-métrages: 
nouvelles, dessins animés, voyages et épisodes de séries -mais celles-ci 
étaient plut6t inspirés dan s des BD d'action: Superman, Batman, Flash 
Gordon. Il me semble que le temps des hérolnes eplorées et sériées est tot 
fini, au cinéma ... 
Mais ce sera avec l'avenement de la télévision, dans les années 50, que le 
roman feuilleton retrouvera, chez nous, non seulement la meme importance 
dont il a joui au XIXeme fran~ais, comme yerra sa reception amplifiée de 
fa~on jamais imaginée: de nos jours, le poste de télévision est l'électro-
ménager le plus présent dans les foyers du pays, battant le frigo et la 
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cuisiniere. Les feuilletons brésiliens sont exportés dans le monde entier, et 
ceux méxicains marquent aussi leur présence dans nos chaines. Toute une 
industrie de revues autour d' eux est en pleine expansion, et tous les journaux 
donnent le résumé des chapitres de la semaine ---ce qui montre qu'il ne s'agit 
pas de séduire le spectateur par la surprise, comme nous enseigne, d'ailleurs, 
le roman populaire. Tout comme les lectrices d'hier, on veut du meme, sous 
un air de renouveau. Comme conséquence, toute nouveauté s'écartant des 
lois du mélodrame et du roman feuilleton sera vite rejetée- elle aura sa place 
dan s les dites mini-séries, plus proches du cinéma, entre autres, par leur 
facture, fermée. Tandis que, ainsi que procédaient Dumas et Sue, un auteur 
de feuilleton écrit au maximum 30 chapitres, outre la synopse, pour laisser la 
centaine qui suit achaque semaine. Le controle d'audience est fait par 
minute, et des changements s' operent, selon ses résultats. Dans une télévision 
ouverte, comme pour le journal au XIXeme, on doit vendre -les produits 
des breaks commerciaux, qui, a leur tour, coutent une fortune par minute. 
Encare comme Dumas, l'auteur (notion discutable, dans le cas, et qui 
mériterait toute une discussion) n'écrit pas seul, ou meme n'écrit que la 
structure: toute une équipe est responsable des dialogues, l' auteur principal 
assurant le ton -le sien. 
Ce qui est a retenir, a mon avis, c'est cette soif d'un pathos, dans une 
société ou, a l'inverse de celle du XVIIleme siec1e, démontrer ses émotions 
n'est plus a la mode, et la vie collective a définitivement cédé sa place a 
l'individualisme enfermé dan s un nid douillet, l'ordinateur et l'lnternet 
suffisant a la survie. Libéré des préjugés du début, les feuilletons, produits 
admirablement bien finis et soignés, ne font plus la honte des spectateurs, et 
ne se cantonnent plus aux couches moins favorisées (quoiqu'encore non 
admis dans l'Académie, a quelques exceptions pres). 
11 y a deux ans, a Limoges, j' avais choisi d' analyser le feuilleton de 
l'horaire "noble" -21:00-- a Globo: c'était Pour amour, de Manoel Carlos. 
En ce moment, dans la nombreuse équipe de feuilletonistes de la chaine, c'est 
de nouveau son tour, ce qui me semble une heureuse coYncidence, d'un coté, 
et la menace de ne parler que de lui, ou changer de sujet, aux prochaines 
rencontres, de l' autre ... 
Je reviens a mon début, car Manoel Carlos, qui a la famille et ses conflits 
comme theme principal, nous présente des héroYnes, en principe, 
représentatrives des nouveaux roles assumés par la femme en cette fin de 
siec1e, et littéralement impensables quelques années avant. La protagoniste, 
Hélene, fut mere célibataire et a élevé seule sa fille. Hélene est esthéticienne, 
gere sa propre c1inique, est matériellement indépendante et a 50 ans, qu' elle 
ne montre paso 11 faut ajouter qu' elle est jouée par une grande diva du cinéma 
et télévision, connue par ses débardements sentimentaux et sociaux, 
considérée un modele de beauté encore, malgré sa cinquantaine, et qui 
réapparait sur le petit écran apres son dernier long séjour dans une c1inique de 
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désintoxication. Elle a eu une longue et orageuse liaison avec un acteur bien 
plusjeune. 
Sa fille, Camille, étudiait a Londres, 011 elle a connu un jeune Japonais, 
qu'elle a suivi a Tokio, 011 ils vivaient ensemble. Camille est rentrée aRio, 011 
se passe l'intrigue, et vit avec sa mere. 
Comme dans les feuilletons, pour faciliter la tache de l'équipe, souvent 
les personnages habitent dans un meme immeuble, Hélene a pour voisine la 
jeune et belle Capitu -mere célibataire, elle aussi, et qui, pour aider ses 
parents, chez qui elle habite, élever son bébé et payer ses études, exerce le 
plus vieux métier du monde, comme on dit dans les romans ... Si ni le métier 
ni le role féminin (une fille honnete obligée de se prostituer) ne sont pas 
nouveaux, c'est une apparente audace et signe de modernité que cette fille 
soit universitaire, de bonne famille, et mene -a l'insu des parents, bien 
sur- une vie double, dont elle n'a d'ailleurs pas honte et qu'elle considere 
un travail comme tout autre. Capitu travaille pour une agence specialisée, qui 
fournit des scorts a des PDG richissimes, qui payent 1 000 dollars (en 
dollars) par sortie. 
Encore pour aider les parents a payer leurs dépenses, Capitu partage sa 
chambre avec une copine, qui travaille pour la meme agence. 
A la clinique d'Hélene travaille Yvette, sa meilleure amie, dont le mari est 
impuissant et refuse, par crainte, de voir un médecin. La situation est devenue 
insuportable pour Yvette, qui discute ouvertement avec Hélene et ses collegues 
l' abstinence sexuelle a laquelle elle est obligée, depuis des mois. 
L'intrigue principale se noue des le premier chapitre: un choc entre la 
voiture d'Hélene et celle d'Edu, jeune médecin de 23 ans. Hélene en sort 
légerement blessée et, naturellement, est soignée par le jeune. L'amour qui 
suit cette rencontre due au hasard est intense, réciproque et immédiat. Ni l'un 
ni l' autre ne considerent la différence d' age un obstacle. Ils feront un voyage 
au Japon, pour récupérer Camille --et l'inévitable se produit: celle-ci tombe 
éperdument amoureuse d'Edu, qui lui répond. En ce moment, mere et fille ne 
peuvent plus se supporter; Hélene, tout en voulant le bonheur de sa fille, ne 
pense pas a renoncer a son amour; Camille veut lutter pour le sien; Edu est 
déchiré entre les deux et ne sait pas qui choisir. On pourrait penser au tres 
beau et cruel Le bonheur, d' Agnes Yarda, mais nous sommes, malgré tout 
dans 1'univers du feuilleton. 
Suivant leur mutation médiatique, de nouvelles hérolnes refletent les 
transformations contemporaines de la condition féminine: la femme mure et 
indépendante, heureuse avec un amant 30 ans plus jeune; l'universitaire de 
bonne famille qui se prostitue pour beaucoup d' argent, sans culpabilité; la 
jeune femme qui discute un probleme tabou: l'impuissance masculine 
conjugale. 
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Pourtant, le traitement qui leur est accordé est exactement le meme qu'aux 
veuves et orphelines malheureuses au siecle dernier. En contraste avec leur 
apparente force devant la vie, toutes pleurent abondarnment, souffrent par amour 
et s'appuient sur un hornrne pour les aider et consoler. Hélfme a Michel, un 
libraire qui l' aime en silence, car il respecte sa liaison avec Edu; Capitu a son 
pere, qu' elle adore et qui, sou~onnant quelque secret dans sa vie, la protege; 
Yvette a son propre mari, qui l'aime et souffre avec elle. 
Leurs réactions sont les plus conventionnelles possible: Hélene 
rennoncera a Edu, Yvette essaie d'éveiller le désir éteint de son mari en lui 
mijotant de petits plats et en lui offrant un diner au champagne et a la lingerie 
osée, sans parler du recours a de guérisseuses de quartier. 
Capitu est la plus polémique des trois, bien sur, et son personnage, prévu 
pour etre secondaire, bat des records de popularité: les fans lui conseillent de 
changer de vie et s'appitoyent sur son sort. Quelques autres, indignés, voient 
dans le personnage une incitation aux mauvaises moeurs. Ce que l'auteur 
tache d'éviter au maximum: elle est politiquement correcte, est tombée 
amoureuse d 'un jeune handicapé, adore ses parents et les respecte, est une 
mere dévouée et commence a etre physiquement agressée par des clients 
vicieux. On sait déja qu 'elle le sera encore plus, ses souffrances ne font que 
cornrnencer. 
Toutes les trois ont, a la portée de main et encore sans le reconnaitre tres 
bien, le vrai arnour: Hélene, le libraire, qui a son iige, est veuf et possecte en 
haut degré toutes les vertus d'un bon mari. Capitu a Paul, jeune handicapé 
qui se récupere d'un grave accident de voiture -joué par un acteur dans les 
memes conditions- sensible et compréhensif. Quant a Yvette, elle n'a 
jarnais pensé a trahir son mari, um brave gars qui l'adore. 
C'est encore un feuilleton de succes, qui ne fait que commencer: une 
route de pleurs et de souffrances attend nos héroi"nes. En fait, ne sont- elles 
pas une sorte de métaphore meme du feuilleton télévisif brésilien? Modeme, 
d'une compétence technique rare, reflétant en apparence la réalité qui nous 
entoure -mais au fond, exprimant les valeurs et la morale bourgeoises du 
XIXeme: Seul le vrai amour sauve, rien ne s'obtient sans dures peines, les 
méchants finissent par etre punis et les bons, recompensés. Entre la réalité, 
accentuée par la force de l' image et la fiction, son origine, la novela 
brésilienne tente de s'équilibrer. 
Finalement, métaphore peut-etre aussi de la condition féminine 
contemporaine, dont les conquetes se meIent souvent de culpabilité ... Hélene, 
Capitu et Yvette assument leur condition de femmes fortes, mais soupirent 
pour une destinée plus romantique qui leur permette de, a coté de l'homme 
aimé, suivre le feuilleton de 21:00 ... 
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Héros / héroi"oe: formes et expressioo 
de la souffraoce daos le mélodrame 
Elena Real 
Universitat de Valencia 
La littérature populaire, Charles Grivell'a rappelé, est une littérature de la 
victime. Victime dont les souffrances injustes et imméritées, sont données en 
spectacle a un public qui cherche a trouver une "satisfaction dans le 
plaindre". Je me propose, dans les pages qui suivent, d'analyser les formes et 
les fonctions de la souffrance du héros du mélodrame -genre spectaculaire 
s'il en est- en m'appuyant sur trois pieces de la derniere période de 
Pixérécourt: La Filie de l' exilé (1818), Valentine (1821) et La Tete de mort 
(1827).1 Ces pieces qui représentent ce que Jean-Claude Vareille dénomme 
les "trois grandes provinces que l'on distingue d'ordinaire a l'intérieur de la 
littérature populaire", L' Aventure, le Sentiment et le Mystere, nous 
permettront de réflechir sur les convergences et les divergences entre les 
souffrances des personnages masculins et féminins dans le mélodrame mais 
aussi d'analyser les mécanismes dramaturgiques qu'utilise ce genre pour 
mettre en scene les douleurs et les peines. 
La thématique de la souffrance 
Soulignons tout d'abord que ces trois pieces n'exploitent pas exactement 
le theme de l'innocence persécutée tel qu'on le trouve dans les grands succes 
1 La production dramatique de Pixérécourt évolue apres 1815 (comme I'a souligné Jean-Marie 
Thomasseau dans Le Mélodrame, Paris, P.U.F., collection "Que sais-je?", 1984 p. 47.) Sans 
renoncer aux conventions techniques traditionnelles chez lui, ni 11 ses extraordinaires mises en 
scene, Pixérécourt acceuille de nouveaux themes et accorde un relief inhabituel a des figures et 11 
des motifs qui auparavant jouaient un role secondaire dans son théiitre. 
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de Pixérécourt du début du XIXeme siecle, Coelina, La eiterne, Le pélerin 
blane, etc. Au contraire ici les figures du traitre repenti, du criminel et de 
"l'innocence-coupable" prennent un relief qu' elles n'avaient pas dans la 
premiere période du dramaturge. En effet, La filie de [' exilé2 est centré sur les 
souffrances physiques de la jeune et courageuse Elisabeth, qui au nom de la 
pitié filiale risque sa vie pour sauver ses parents, injustement condamnés a 
l'exil. Dans son entreprise l'hérolne est aidée par le boyard Ivan, traitre 
repenti qui a humblement accepté le chiitiment divino Dans La tete de morf, 
Orsini, déguisé sous le nom de CarIo, essaie de percer le secret du sombre 
comte Réginald, qu'il soup~onne de l'assassinat du prince Théobald, crime 
pour lequel le pere de Carlo-Orsini a été condamné. Le mélodrame nous fait 
assiter aux découvertes progressives de CarIo et surtout aux souffrances du 
comte Réginald, intérieurement torturé par le remords mais en meme temps 
décidé cO\lte que coute a garder son secret pour ne pas perdre son prestige et 
sa réputation. Finalement, Valentine ou la séduetion4 nous offre en spectacle 
les souffrances d'une jeune-fille abusée et deshonorée (par Edouard, un jeune 
noble marié) pour avoir désobéi a son pere. Les causes et les modalités de la 
souffrance sont donc différentes d'une piece a l'autre, comme le sont 
l'attitude et les réactions des personnages face a cette souffrance. 
La Filie de l' exilé et La rete de mort sont, comme il arrive bien sOilvent, 
des adaptations de romans.s Ces mélodrames développent tous les deux de 
2 La filie de /' exilé ou huit mois en deux heures, mélodrame historique en trois actes. Musique de 
M. Alexandre Piccini. Représenté, pour la premiere fois 11 Paris, sur le théatre de la Gaité, le 19 
mars 1818. Les roles principaux sont joués par Mlle Adele Dupuis (Elisabeth), M. Marty (lvan). 
Edition Charles Guilbert de Pixérécourt, Thélitre choisi, tome IV, Slatkine Reprints, Geneve, 
1971. Toutes nos références renvoient 11 cette édition. 
3 La tere de mort ou les ruines de Pampera, mélodrame en trois actes. Musique de M. Alexandre 
Piccini. Représenté pour la premiere fois, a Paris, sur le théatre de la Gaité, le 8 décembre 1827. 
Les roles principaux sont joués par M. Marty (Le comte Réginald), M. Francisque 
(Clémenti/Carlo), Mlle Adele Dupuis (Maria). Ch. G. de Pixérécourt, Thélitre choisi, tome IV, 
Slatkine Rep. Geneve, 1971. Toutes les références renvoient a cette édition. 
4 Valentine ou la séduction, mélodrame en trois actes. Musique de M. Alexandre Piccini. 
Représenté pour la premiere fois a Paris, sur le théatre de la Gaité, le 15 décembre 1821. Les 
roles principaux sont joués par MUe Adele Dupuis (Valentine), M. Marty (Albert, son pere), M. 
Théodore (Edouard). 
s La filie de /' exilé ou huir mois en deux heures est une adaptation du célebre roman de Madame 
Cottin, Elisabeth. Le sous-titre du mélodrame de Pixérécourt souligne déja queBes sont les 
modifications essentieBes opérées par Pixérécourt, qui pour plier le récit aux regles dramatiques 
tout en s'effor\(ant de faire voir au spectateur le voyage de I'héro'ine "trace un tableau dramatique 
divisé en trois parties, dont chacune présente la situation d'Elisabeth dans un lieu fort éloigné de 
I'autre" (Pixérécourt. Préface 11 La Filie de l' exilé, in Thélitre choisi, tome IV, Slatkine Reprints, 
1971, p. 3. C'est la deuxieme partie du mélodrame qui apparait centrée sur le voyage lui-meme, 
la premiere concemant les préparatifs du départ et la demiere l' arrivée de I'héro'ine a Moscou. La 
tere de mort ou les Ruines de Pompera de Pixérécourt est une adaptation du roman de Godwin, 
Caleb William qui avait déj1l, bien avant Pixérécourt fait I'objet de plusieurs adaptations au 
théatre, notamment ceBe de Laya, intitulée Falkland ou la Conscience, représenté au Théatre 
Fran\(ais a la fin du XVIIIeme siecIe sans grand succes. En 1827 Pixérécourt reprend le texte de 
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maniere différente, voire meme opposée, un des schemes canoniques de la 
littérature populaire: celui de la réparation d'un méfait initia!' Dans ces deux 
pieces le ressort de l'action est la réhabilitation du Pere injustement 
condamné. Le Redresseur de torts est un "héros de la piété filiale" poussé par 
un "dessein génereux qui commande sa destinée,,6 pret a "braver la misere, la 
mort meme ... pour rendre l'honneur et l'existence aux auteurs de ses jours", 
dit Elisabeth7• Héros sans tache, exemplaires, ils sont l'incarnation meme de 
la vertu. Des l'ouverture de la piece, avant meme de paraí'tre sur scene, 
Elisabeth est présentée comme "une ame aimante, sensible, (a) la candeur 
d'un ange", et CarIo, ne cesse de proc1amer lui-meme, presque de maniere 
obsédante, sa vertu: il se dit "pur comme la vertu qui (1)' a guidé dans toutes 
les actions de (sa) vie"s. 
Or si la réhabilitation du nom du Pere est dans les deux cas le but des 
actions du héros, les moyens utilisés par ces redresseurs de torts difrerent tres 
substantiellement. Et ces différences découlent, au moins en partie, du sexe 
des personnages. Elisabeth incarne le type traditionnel de la tres jeune-fille 
vertueuse du mélodrame. Pure, jeune, belle, sans défense, toute entiere 
dévouée a l'amour filial et a l'amour de Dieu, elle se propose de réhabiliter 
son pere non en découvrant le complot dont il a été la victime, mais 
uniquement en demandant la grace au Czar. "J'ai résolu d'aller a Petersbourg, 
me jeter aux pieds du Czar, et lui demander la grace de mon pere,,9. Les 
peines que l'hérolne devra subir pour accomplir sa mission sont toutes 
annoncées dans la Premiere Partie du mélodrame: "Des torrents, des fleuves a 
franchir, d'immenses forets, des déserts a traverser; en un mot, des dangers 
de toute nature et mille fois au-dessus de vos forces"lO. Le mélodrame 
s'annonce ainsi comme un mélodrame "d'aventures": l'intéret et l'émotion 
reposent sur les obstac1es insurmontables que l'hérolne, "martyre de la piété 
filiale", devra franchir pour parvenir a son dessein. Or cette enfant 
courageuse, dévouée et profondément pieuse n' utilisera tout le long du 
voyage que des armes "féminines": la tendresse, la vertu, sa confiance non 
Godwin, en resserrant l'aetion, en donnant ii voir les moments les plus pathétiques de l'histoire, 
et en donnant de la dignité au personnage de Caleb (Cario dans le mélodrame fran9ais). 
6 T. M., Aete I1, Seene VII, p. 315. Elisabeth, de meme dit ii son pere: "Oh! laisse-moi eroire que 
le Ciel n' a donné qu' ii ta fille le pouvoir de te rendre au bonheur, et ne l' oppose point ii l' auguste 
miss ion qu'il a daigné lui eonfier", 1 ere Partie, seene XII, p. 44. 
7 lere Partie, Seene X, p. 40. Et Cario ne parle pas tres différemment, lorsqu'il affirme: 
"Convaineu de l'innoeenee de mon malheureux pere, et résolu de réhabiliter ii tout prix sa 
mémoire, je me fis présenter au eomte Réginald eomme seerétaire" (Aete 1, seene IX, p. 292). 11 
veut dévoiler le mystere "au prix de mon sang" (A. 1, se. VI, p, 285). 
S A. 1. se. XII, p. 296 fin seene). "Le eiel sait si jamais une pensée nuisible ii autrui est entrée 
dans mon lime". (A. I1, se. VI, p. 315). "Que toujours votre amitié me reste ... le la mérite, 
Théresa, je la mérite" (ibid, fin seene). 
9 lere partie, Seene X, p. 39. 
10 lere Partie, Seene X, p. 41. 
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seulement en Dieu mais également dans la bonté fonciere de 1 'humanité, et 
surtout des femmes, qu'elle sait particulierement sensibles au malheur, a la 
faiblesse, a la jeunesse et aux larmes. "La compassion, j' aime a le croire, 
n'est étrangere a aucun peuple du monde; tous, m'a-t-on dit, se font un devoir 
d'accorder l'hospitalité au malheur"ll "(La) jeunesse ... Loin de me nuire, elle 
sera mon appui; on vient au secours de tout ce qui est faible". "Je suis la fille 
d'un émigré, leur dirai-je. Si les hommes me repoussent, j'aurai pour moi 
toutes les meres; a défaut de mon langage, elles comprendront mes larmes"12. 
Ainsi, ce sont des valeurs "féminines" -la douceur, la tendresse, la piété, la 
charité et la foi- qui lui permettront d'affronter tous les dangers et de 
supporter toutes les souffrances de ce pénible voyage. 
Souffrances physiques, soulignons-Ie, que met en scene de fast0n 
exemplaire la deuxieme partie du mélodrame, qui nous montre Elisabeth en 
haillons, affamée, affrontant l' attaque des tartares et les dangers d 'une 
terrible inondation qui détruit toute la contrée. Mais 1 'hérolne surmonte tous 
les périls qui la menacent grace a la protection divine qui sans cesse lui prete 
son appui en juste compensation a sa vertu, a son innocence et a sa foi. Ainsi, 
elle soumet les tartares en leur montrant la croix qu' elle porte a son cou, et 
elle est sauvée miraculeusement de l'inondation, grace a la croix de bois qui 
surmonte le tombeau de Lizinska, la fille défunte d'Ivan, le traitre repenti. 
Il en va tout autrement dans La Tete de mort Ol! la réparation par le fils 
d'une injustice initiale commise contre le pere se réalise par des moyens tout 
différents qui dérivent non seulement de la nature du méfait mais aussi de 
celle du héros redresseur de torts Carlo/Clementi. Dans ce mélodrame, le 
jeune homme doit réhabiliter l'honneur de son pere, qui est aussi le sien, en 
démasquant le traitre. Il incame ainsi le type du Justicier doublé de 1 'Homme 
masqué et du Détective qu' analyse Jean-Claude Vareille. 13 Mais ses armes 
sont tout a fait différentes de celles qu'utilise Elisabeth. Il ne s'agit plus ici 
d 'une attitude passive (Elisabeth se propose de réhabiliter son pere en 
implorant la pitié, le pardon et la compassion du Czar) mais au contraire 
d'une attitude active. Carlo ne cherche ni le pardon ni la pitié mais la vérité. 
Et pour la découvrir il utilise la ruse, l'intelligence, la simulation et la 
dissimulation pour pousser le traltre a la révélation finale qui rétablira son 
honneur. 
La thématique de l' aventure que mettait en scene La Fille de l' exilé avec 
les péripéties et les obstacles du voyage, les rencontres fortuites et 
11 A. 1, scene X. 
12 \t!re partie, scene XII. 
13 Avec une différence essentielle, toutefois. Car CarIo n'est pas lui-meme le Justicier: il 
délegue, et tres explicitement cette fonction ii la Justice elle-meme. 
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dangereuses, les attaques de brigands, les périls d'une nature sauvage et 
hostile, etc, cede ici la place a la thématique du mystere et du secret: 
énigmes, leurres, équivoques, lettres égarées, retrouvées, rendez-vous 
manqués, masques et déguisements, etc. L'essentiel, dans la dramaturgie de 
ce mélodrame s'appuie sur un systeme de méprises et d'impostures qui 
mettent sans cesse en jeu les personnages et leur statut, et surtout celui de 
Carlo-Clémenti qui prendra successivement la place du comte Réginald, de 
Bénédict, (jeune paysan voulant intégrer une troupe de bandits protégés par le 
,comte), et finalement, a la fin du mélodrame, la place meme de son pere 
mort. 
L'intéret dramatique dans ce mélodrame nait du mystere qui entoure le 
sombre et mélancolique comte Réginald qui est en vérité le personnage le 
plus important de la piece. Car c' est surtout sur la figure de ce criminel 
sinistre et inquiétant, dévoré par le remords mais en meme temps dé terminé a 
cacher son secret, qu' est centré le mélodrame, qui s' ouvre sur un monologue 
du comte contemplant -nouveau Hamlet- une tete de mort, et proclamant 
explicitement sa douleur: 
Restes précieux de ma victime, comment vous dérober aux regards qui 
me poursuivent? .. Déposés la, pres de moi, j' aimais a vous offrir chaque jour 
le tribut de ma douleur et de mes larmes; mais l'avide curiosité de ce jeune 
homme m'épouvante ... (Acte 1, scene l.) 
et qui se cl6t sur une terrible éruption du Vésuve qui détruit le criminel et 
ses complices, le paysage apparaissant ici comme une métaphore de l' enfer: 
Les bandits sont renversés et détruits par la lave. Le corps de Réginald en 
est couvert, et disparaft sous les scories bríilantes ... Le théatre est entierement 
inondé par cette mer de bitume et de lave; une pluie de pierres embrasées et 
transparentes et de cendres rouges tombe de tous cotés. La lave du fond vient 
se réunir a ceBe qui est arrivée par derriere la tombe; alors les couches se 
succedent: cette mer de feu se gonfle et déborde dans toute la largeur du 
théatre. La couleur rouge dont tous les objets sont frappés, le bruit 
épouvantable du volean, les cris, l'agitation et le désespoir des personnages, 
chacun dans leur sens, tout concourt a former de cette effrayante convulsion 
de la nature un tableau horrible et tout a fait digne d'etre comparé aux Enfers) 
La toile tombe. (Acte III, scene XVI)) 
Il est possible de distinguer ainsi dans ce mélodrame les souffrances de 
Carlo, qui sont surtout des obstacles ou des difficultés physiques, et les 
souffrances morales et intérieures de Réginald, dévoré par le remords et 
angoissé par la crainte d'etre découvert, et finalement expiant son crime au 
dénouement de la piece. 
La douleur dans Valentine ou la séduction est également souffrance 
intérieure mais d'un ordre tout différent. Séduite par les promesses du comte 
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Edouard qui a pris le nom d' Adrien et s'est fait passer pour peintre, Valentine 
décide de l' épouser en secret, espérant ainsi obtenir le consentement de son 
pere qui s' appose a ces relations. Mais lorsqu' elle se réveille le lendemain 
des noces, elle découvre que le mariage secret a été une farce, peu de temps 
apres que le prétendu Adrien est en réalité le comte Edouard, et finalement 
que celui-ci est marié depuis six ans. Le mélodrame nous présente le 
malheureux parcours de Valentine, passant d'une découverte douloureuse a 
une autre plus atroce encore, jusqu'au dénouement final ou l'héro"ine, apres 
avoir recommandé son pauvre pere au ministre, se donne la mort en se 
précipitant dans la riviere avec ces mots adressés a celui qui l'a trahie mais 
qu'elle aime encore: "Adieu, je te pardonne et je meurs!"(p. 183). 
On per~oit facilement les différences qui séparent Valentine des deux 
autres mélodrames. A la succession de coups de théatre, de rebondissements 
et de surprises de La Fille de l' exilé et de La Tete de mort ou, dans un rythme 
dramatique altemant, chaque situation heureuse ou malheureuse annonce son 
contraire jusqu'a ce que l'Ordre et la Justice soient finalement restaurés, dans 
Valentine nous n'avons qu'une progression accumulative de disgraces qui 
aboutit inéluctablement au sombre dénouement final, avec le suicide de 
l'héro"ine. 
Un critique dramatique contemporain de Pixérécourt, faisant le compte 
rendu de cette piece, semble regretter qu'on n'y trouve pas la moralité 
traditionnelle du mélodrame c1assique: le triomphe de la vertu et le chatiment 
du coupable: "Comme on voit, ce málodrame sort de la ligne ordinaire: il ne 
satisfait pas completement les spectateurs sensibles, qui, apres s'etre attendris 
sur les malheurs de la vertu, aiment a la voir triompher;" (p. 112). 
Mais Valentine n' est pas une victime innocente a part entiere, nous dit 
Pixérécourt dans ce drame dont le didactisme a une portée bien plus sociale 
que morale. Le mélodrame enseigne qu'une jeune filie ne peut pas 
impunément transgresser la loi du Pere ni ceBe de la hiérarchie sociale en 
place. Un Code Social inébranlable fait ici figure de Providence qui écrase de 
son poids le coupable. Car Valentine a beau avoir été abusée, elle n'est pas 
pour autant libre de responsabilité. Elle est coupable en premier lieu d'avoir 
désobéi a son pere. Tout le long dialogue entre Valentine et son pere Albert 
qui occupe la scene 11 de l' Acte 11, et ou le pere ne sait pas encore que sa filIe 
lui a désobéi et qu' elle a été la victime de ce simulacre de mariage, est 
comme un manuel des devoirs et des obligations de la jeune-filIe envers son 
pere. Les maximes, les aphorismes et les sentences constellent le discours 
d' Albert et proposent aux spectateurs un portrait de la parfaite jeune filIe, qui 
doit faire pleine confiance a son pere ("Songe, Valentine, qu'une jeune fille 
n'a pas d'ami plus vrai, de protecteur plus dévoué que son pere"), qui doit 
etre éloignée de toute fréquentation avec des jeunes hommes qui ne lui 
conviennent pas ("11 est toujours dangereux de laisser voir souvent a une 
jeune filIe, un homme qui ne peut lui convenir pour son établissement"), qui 
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ne doit jamais rien cacher a ses parents, sous peine d'avoir a souffrir les 
conséquences les plus désastreuses ("Malheur a la jeune fille qui croit devoir 
faire un secret a ses parents d'une seule de ses démarches! Elle est bien pres 
de commettre des imprudences."), qui doit se méfier des séducteurs ("11 
faudrait etre doué d'une rare sagacité pour deviner (le caractere) d'un homme 
qui veut séduire: il sait prendre a son gré toutes les formes, toutes les 
couleurs"). Or Valentine a manqué a toutes ces obligations. La désobéissance 
au pere a comme conséquence un chiitiment exemplaire, en ce sen s que la 
faute commise est irréparable: elle a perdu son innocence et sa vertu, "la 
seule richesse que possédait son pere"; elle s' est laissée séduire par un 
"homme qu'elle croyait son égal", mais qui appartient a une c1asse sociale 
supérieure, et, demiere "faute impardonnable", elle n'a pas cherché a savoir 
s'il était libre ou non: "Avant de consentir a recevoir les hommages du 
Comte, votre premier devoir était de connaitre son rang, sa famille. Voila ce 
qui rend votre faute impardonnable" (Acte 11, scene XIII, p. 156). La 
désobéissance entraine l' exc1usion sociale de la jeune filIe, définitivement 
deshonorée, ayant perdu la dignité que lui donnait sa vertu. 
La douleur prend ici la forme de la honte ("égarée, séduite, ma honte est 
mon ouvrage, et je dois la supporter" Acte 1, scene 11), souffrance intérieure 
qui dépend plus de la réprobation morale et sociale que de la condamnation 
juridique. Ce drame de Pixérécourt fait apparaitre, beaucoup plus nettement 
que d'autres pieces, les fantasmes d'une société c1ose, superlativement codée, 
qui contient les principaux stéréotypes de ce que Jean-Claude Vareille, 
appelle le "roman familia!". Le crime de Valentine est une erreur irréparable, 
car elle s'est attaquée aux fondements memes de l'ordre culturel, aux 
différences familiales et hiérarchiques sans lesquelles il n'y aurait pas d'ordre 
social. Valentine apparait ainsi comme un élément de désordre: elle incame 
la figure du pharmakos, du bouc émissaire, qui menace l'intégrité et la 
cohésion du groupe, des valeurs admises par le groupe. Ce que ce mélodrame 
met en scene c'est qu'une jeune fille n'a pas d'entité, ni d'identité propre: 
elle appartient, corps et iime, au pere. Elle est coupable d' avoir transgressé la 
loi du Pere, d'avoir dérobé son corps - un corps qui ne lui appartient pas - au 
pere. Sa souffrance vient du fait qu' elle se trouve placée d' emblée en dehors 
de la société, en marge du groupe. C'est ce que s'attache a montrer 
Pixérécourt en faisant d 'Edouard un comte (c' est a dire une personne 
appartenant a une c1asse sociale inconciliable avec celle de l'hérolne) et de 
plus un homme marié, et par conséquent ayant un statut civil et moral 
inconciliable interdit pour Valentine. L'hérOlne est perdue. La transgression 
est irréparable si ce n' est par la mort, car seule sa disparition pourra rétablir la 
cohésion sociale et l' ordre de la cité. 
Mais la culpabilité de Valentine ne modifie pas les qualités "féminines" 
qu' elle exhibe tout le long de la piece: l' amour filial, la tendresse, la 
générosité et la c1émence. Poussée au suicide par la honte d'avoir commis 
une faute irréparable, elle ne peut, en se jetant dans la riviere, que pardonner 
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cet amant qui l'a trahie: "Adieu, je te pardonne et je meurs!" s'écrie-t-elle 
avant de se précipiter dans l' eau. 
Le spectacle de la souffrance 
De point de vue thématique ces trois mélodrames nous présentent donc 
des causes et des modalités de souffrance tres différentes qui dépendent non 
seulement du statut du personnage (tantot victimes innocentes, tantot 
coupables partiellement ou entierement des peines qu'ils endurent) mais aussi 
du sexe du personnage: face al' attitude passive d 'Elisabeth, qui utilise des 
armes "féminines" pour surmonter les obstacles (la piété, la douceur et la foi) 
l'attitude active de Carlo, qui emploie des armes "masculines", l'intelligence, 
la rose, le subtergfuge. Et dans un contexte tres différent, Valentine, bien 
qu'incapable de réparer la faute qu'elle a commise, ne montre que des 
qualités féminines: l'amour filial, le dévouement et meme le pardon a celui 
qui l' a trahie. 
Et cependant, l' expression de cette souffrance, sa mise-en-scene, est 
sensiblement pareille dans les trois mélodrames. Dans le mélodrame, la 
thématique de la souffrance se donne a voir et a entendre aux spectateurs a 
travers un repertoire fixe de procédés dramaturgiques qui mettent en scene 
directement la douleur des personnages, qui, hommes et femmes, se servent 
des memes recours pour exhiber leur disgrilce. 
Signalons en premier lieu la musique. Celle des trois mélodrames qui ont 
retenu notre attention a été composée par Alexandre Piccini, spécialiste tres 
fécond de musiques mélodramatiques. Nous ne nous proposons pas d'étudier 
la dramaturgie musicale de ces trois pieces, mais il convient de rappeler le 
role fondamental que joue la musique dans l'expression dramatique des 
sentiments. Le langage musical, essentiel dans le mélodrame comme le 
souligne l'étymologie du mot, tient une place remarquable dans la 
représentation et s'allie au langage théiltral pour accentuer les situations les 
plus pathétiques l4; souvent meme, la musique prend le relais du langage lui-
meme, et elle se substitue a l'expression linguistique, le langage gestuel et 
musical rempla<;:ant la parole des personnages aux moments de la plus grande 
intensité émotionnelle: il en va ainsi dans les demieres scenes de la deuxieme 
partie de La fille de [' exilé, scenes presque muettes, qui correspondent a la 
14 E. Sala signale qu'habituellement les mélodrames comptaient une ouverture et une 
cinquantaine de numéros musicaux. Vid E. Sala, "Drame, mélodrame el musique", in 
Mélodrames et romans noirs, Presses Universilaires du Mirail, Toulouse 2.000, p. 169. Pour la 
fonction de la musique dan s le mélodrame, voir également E. Sala, L'Opera senza canto, il 
melodrama e l' inventione de la colonna sonora, Venezia, Marsilio, 1995. 
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terrible inondation qui menace de mort Elisabeth et Ivan: ici, les souffrances 
de l'hérolne s'expriment par la musique, par le décor et par les gestes; 
pareillement, la scene du suicide de Valentine (Acte I1I, scene XVII) ne 
comporte que l' exclamation pathétique de la jeune fille "Adieu, je te 
pardonne et je meurs!", la composition musicale se chargeant d'exprimer la 
souffrance de la victime l5; et le dénouement de La téte de mort est constitué 
par une scene entierement muette, toute en didascalies, qui mettent en 
évidence que c'est la musique, la scénographie et les gestes des personnages 
qui traduisent les souffrances du criminel Réginald et de ses complices: 
Tous les personnages se toument avec effroi vers la gauche et sont frappés de 
terreur; ils veulent fuir en poussant de grands cris; mais un torrent de lave se 
précipite des hauteurs agauche dans les excavations du fondo Tout le monde 
recule a cette vue ... Un arbuste, planté pres de la tombe, est desséché d'abord 
par l'approche de ce torrent embrasé, puis consumé tout a fait. Chacun 
cherche a se garantir de ce péril imminent en montant sur des parties de mur, 
sur les ruines, sur les fUts de colonne, sur les tombes, sur tout ce qui est 
praticable ... (Acte I1I, scene XVI) 
Cette terrible éruption du Vésuve sur laquelle se clot La téte de mort nous 
permet de passer a un deuxieme mode d'expression de la souffrance dans le 
mélodrame: le décor. Dans les mélodrames dits "a grand spectacle" (tels La 
filie de l' exilé ou La téte de mort), le décor est non seulement spectaculaire et 
pittoresque; il est aussi signifiant. C'est un espace émotivement connoté qui 
annonce et redouble les actions et les événements dont il est le théiitre. 11 n'y 
a pour ainsi dire aucune dissidence entre la signification émotive des décors 
et celles des événements, de sorte que les bouleversements de la nature et les 
catastrophes naturelles représentent littéralement les peines, les douleurs et 
les souffrances des personnages. Ainsi, la scene XII de la IIeme partie de La 
filie de l' exilé, qui est entierement et exclusivement constituée par une 
didascalie qui décrit les ravages de la tempete et le sauvetage miraculeux 
d'Elisabeth: 
Ivan revient de l'autre coté du fleuve, suivi d'une foule de paysans. Mais une 
vaste mer les sépare d'Elisabeth, dont la situition les pénetre de douleur. Ivan 
paraí't au désespoir. L' eau monte de plus en plus et la planche surnage 
15 Ici également, et peut-etre plus qu'ailleurs, nous retrouvons la musique comme moyen 
d'expression de la douleur et de renforcement du pathos. L'édition en reprint du Thé/itre ehoisi 
de Pixérécourt par Slatkine reproduit les notices critiques des premieres de ces mélodrames. Or 
seul l'accompagnement musical de Valentine a retenu l'attention des critiques, qui n'ont pas 
manqué de souligner la qualité des effets de l'orchestre pour souligner et pour renforcer le 
dramatisme de la piece. "La musique, dont l'expressionjuste et forte a souvent ajouté 11 l'effet de 
la piece, est due 11 M. Alexandre Piccini", écrit Martinville dans Le Drapeau blane, le 16 
décembre 1921, et 11 la meme date, Colnet, dans la Gazette de Franee souligne que "la musique 
est plus soignée que celle que l'on compose ordinairement pour ces sortes de pieces". Ces 
remarques explicites sur les effets musicaux nous permettent de supposer que dans cette piece, 
peut-etre meme de maniere plus efficace que dans d'autres mélodrames; la musique jouait un 
role privilégié dans l'expression de la douleur de l'héroine. 
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toujours. Les villageois sont forcés de se réfugier sur le sommet de la 
montagne. Les éclairs et la foudre sillonnent la nue en tous sens. Au milieu de 
cette épouvantable convulsion de la nature, Elisabeth, dans sa touchante 
attitude, suit le cours de l'eau et disparait, agauche, aux regards d'Ivan et des 
villageois émerveillés, qui tombent a genoux pour rendre grace a Dieu de cette 
espece de miracle. 
De meme, l'éruption du Vésuve lors du dénouement de La téte de mort 
exprime a elle seule l'expiation exemplaire du criminel détruit par la lave du 
volean et symboliquement dévoré par les flammes infernales: 
Les soldats menacent les bandits, qui sont renversés et détruits par la lave. Le 
corps de Réginald en est couvert, et disparait sous les scories bríllantes. Un 
torrent venant de la gauche traverse le théatre dans sa largeur et va tomber a 
droite dans une cavité ou s'étaient réfugiés quelques bandits. On entend leurs 
cris de détresse. Le théatre est entierement inondé par cette mer de bitume et 
de lave; une pluie de pierres embrasées et transparentes et de cendres rouges 
tombe de tous cotés. La lavedu fond vient se réunir a celle qui est arrivée par 
derriere la tombe; alors les couches se succedent ( ... ) (Acte IlI, scene XVI). 
Ici, comme dans tant d'autres scenes a grand spectacle, le décor devient 
événement, action dramatique qui se déploie devant les yeux des spectateurs, 
lesquels, a la vue des convulsions de la nature s'attendent tout naturellement 
a voir se déployer devant eux, dans un juste jeu d'équivalences, soit les 
malheurs de la disgrace du criminel chiitié par la justice divine, soit les 
souffrances d' une victime innocente qui sera miraculeusement sauvée des 
dangers qui la menacent. 
Mais a la musique et au décor il faut ajouter les gestes et les mouvements 
des personnages pour exprimer la souffrance. Gestualité paroxystique et tres 
fortement codée du mélodrame, ou les acteurs roulent les yeux, pleurent, 
s' effondrent, levent les bras au ciel, tentant de matérialiser a travers le geste 
les sentiments et les émotions. Ainsi, Elisabeth, au début de la deuxieme 
partie du mélodrame, apparait aux spectateurs, comme l'indique la didascalie, 
harassée de fatigue, ne pouvant a peine marcher; les souffrances physiques 
endurées par l'héroYne s' exprimant ici par les haillons dont elle est vetue et 
par la lenteur de sa démarche: "Elle descend lentement la montagne du fondo 
Ses vetements sont usés. Elle marche péniblement a l'aide d'un biiton. 
Accablée de lassitude, elle vient s'asseoir sur une pierre, au bord de la Kama" 
(11 Partie, scene 11). De meme, la contraction du visage du comte Réginald 
exprime son angoisse ("La figure de Réginald s'altere visiblement; il éprouve 
une contraction violente", Acte 1, scene V), et la douleur de Valentine, 
éplorée en découvrant la supercherie dont elle a été la victime, se manifeste 
également par ses gestes et par ses mouvements: "Dans son trouble elle se 
dirige vers le bosquet de chevrefeuille; mais en apercevant la statue de 
l'amour, elle détourne la tete, fuit vers la droite et va tomber sur un banc" 
(Acte 1, scene l.) 
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Cependant dans le mélodrame le geste ne suffit pas. Pour que la 
signification du mouvement ou du geste soit bien comprise par les 
spectateurs, il faut qu 'il soit commenté, explicité verbalement par le héros et 
par les autres personnages, dont les paroles disent ce que d'autres langages 
drarnatiques ont déja exprimé. Ainsi, la fatigue d 'Elisabeth arrivant exténuée 
de fatigue au bord de la Kama est soulignée non seulement par les paro les de 
1 'héroi"ne, qui reforcent la signification de ses gestes et de ses vetements, mais 
également par le discours d'un autre personnage, le boyard Ivan, dont les 
paroles n'ajoutent rien de nouveau au message et ne servent qu'a donner plus 
d'intensité et de pathétisme a ce que les spectateurs ont sous les yeux: les 
souffrances physiques de l'hérolne: 
ELISABETH: Encore un fleuve! O mon Dieu! OU trouverai-je des forces pour 
achever ce pénible voyage? .. 
IV AN, sur le seuil de la porte. N'entends-je pas des plaintes? (I1 regarde de 
tous cotés.) Une jeune filIe est sur la rive opposée!. .. Elle parait accablée de 
fatigue. (II Partie, scene II.) 
De meme, le mouvement de Valentine fuyant a la vue de la statue de 
l'amour et s'effondrant sur un banc est explicité par ses paroles qui répetent, 
en renchérissant sur l' émotion, ce que ses gestes ont déja manifesté: "Grand 
Dieu! je ne suis point mariée" (Acte 1, Scene 1). 
La parole apparait ainsi répétant, sur un autre mode d' énonciation, ce 
qu'ont déja dit les gestes, les décors et la musique. Le discours verbal dans le 
mélodrame est beaucoup moins informatif que pathétique et tautologique. 
Dans la scene de l'inondation de La fille de l' exilé les paroles de l'hérolne 
n' apportent au spectateur aucune information additionnelle; ou bien elles se 
limitent a décrire ce que le spectateur est en train de voir sur la scene, 
répétant verbalement des événement qui ont déja été formulés par d'autres 
moyens dramatiques, ou bien elles renchérissent sur l'émotion et sur le 
pathétisme de la situation, sans apporter rien de nouveau a l'intrigue en 
dehors de l'expression redoublée du sentiment: 
(Placée sur une pierre, au milieu du rivage, elle suit tous les mouvements des 
villageois; elle les anime de la voix et du geste) Courage, mes amis! 
courageL .. I1 a saisi la branche qu'on lui ajetée .. .il s'y attache ... on l'attire vers 
le rivage .. .il est sauvé! (Quand elle se retoume, l'eau a franchi ses limites.) O 
ciel! ou fuir? ou aller maintenant? le suis perdue! L'eau gagne de tous cotés! 
(En effet, on voit le fleuve sortir de son lit, et ce n'est qu'en s'élan,<ant d'un 
monticule a l'autre, qu'Elisabeth parvient, avec beaucoup de peine, aupres de 
la cabane.) Hélas! n'est-il aucun moyen d'échapper? .. 
Meme dans ce mélodrame un peu a part qu'est Valentine ou la séduction, 
ou sont absents les décors spectaculaires et les catastrophes naturelles cheres 
a Pixérécourt, nous retrouvons de nombreux exemples de ce discours 
pathétique caractéristique du mélodrame. Il est vrai que dans cette piece le 
langage a une fonction informative beaucoup plus importante que dans les 
autres ouvrages de Pixérécourt. En effet, ce sont les dialogues et 'les 
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monologues des personnages qui font connaitre au spectateur la dramatique 
et poignante situation de Valentine, qui, désobéissant les sages conseils de 
son pere, s'est laissé séduire par un homme marié. Or, ce discours informatif 
s' épuise pratiquement avec le premier Acte. Le reste de la piece ne fait que 
renchérir sur les malheurs de l'infortunée Valentine en montrant au 
spectateur la situation moralement et socialement intenable dans laquelle elle 
se trouve et qui la conduira inélectablement au suicide. Le discours verbal 
prend des lors une fonction purement tautologique et hyperbolique, redisant 
incessamment, a travers le discours de la victime ou celui des autres 
personnages, les souffrances de l'héroi'ne. Ainsi, du début a la fin de la piece, 
Valentine ne cesse de dire et de redire son malheur, a travers les gestes, les 
larmes et les mots: ""Grand Dieu! je ne suis point mariée! ... je suis la pauvre, 
l'infortunée Valentine, la victime d'un monstre." (Acte 1, scene I.) 
"Malheureuse Valentine! (Pleurant) " (A. 1, sc. 11); "Ah! je suis trahie, 
deshonorée, perdue! ... Victime des adroites séductions d'un imposteur, il ne 
me reste rien, plus rien! ... O mon pere! la voila donc accomplie votre terrible 
prédiction! la misere, la honte, l'opprobe, sont désormais l'unique partage de 
la malheureuse Valentine." (Acte 11, scene XIII). De meme la parole des 
autres personnages contribue a mettre en évidence les souffrances de la 
victime, qui apparaissent ainsi hyperbolisées par la pitié qu' elle inspire aux 
autres: "Pauvre demoiselle" j'vous plains, vrai", dit le jardinier Léonard a 
l'ouverture de la piece "en pelurant et en s'essuyant les yeux" (Acte I scene 
1). "L'infortunée! que va-t-elle devenir?" dit Edouard (Acte 11, scene XIV); 
"C'est elle, c'est l'infortunée Valentine ... Son désespoir, ses larmes ... tout 
m'assure qu'elle médite un dessein funeste" dit Honora, épouse du séducteur 
Édouard (Acte I1I, scene XIV). 
Ce discours pathétique, récurrent dans le mélodrame, qui utilise toutes les 
marques d'oralité et d'expressivité pour renforcer l'émotion (exclamations, 
interrogations, expressions telles que "O cíel!", "hélas", "le malheureux!" 
"L'infortunée!"etc) sert a hyperboliser une souffrance qu'ont déja exprimé 
d' autres langages dramatiques. Dans le mélodrame, tout doit passer par les 
sens a travers une mise-en-scene qui donne a voir et a entendre la souffrance. 
La psychologie tres sommaire du genre, avec des personnages tres fortement 
typés, ne permet pas de débat intérieur, ni par conséquent une intériorisation 
de la souffrance. Pour que celle-ci existe il faut qu' elle se voie, qu' elle se 
fasse entendre, en un mot, qu' elle se matérialise a travers la mise-en-scene. 
C'est-a-dire que le mélodrame concrétise les abstractions et rend visible 
l'invisible, les sentiments et les émotions. lei la peine, les souffrances et la 
douleur prennent la forme de mélodies musicales signifiantes, de gestes et de 
mouvements hyperboliques, de cris, de gémissements et de larmes, de décors 
tourmentés, la parole n' apparaissant, dans les situations les plus pathétiques, 
que pour renchérir sur le sentiment et sur l'émotion. Dans le mélodrame la 
souffrance n' existe que si elle est littéralement spectaculaire. 
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